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1 Sonia Delaunay: Prismes électriques, 1913 –14

    © Friedrich Verlag  |  KUNST 5 –10  |  Heft 47 / 2017

2 Alla Malomane: Kollektion Sonia Delaunay (Tableau rhythm 1938), Frühjahr / Sommer 2014
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Franz Xaver Winterhalter: 
Porträt der Kaiserin Elisabeth, 1865

Öl auf Leinwand, ca. 133 × 255 cm, Sisi-Museum, Hofburg, Wien
Erster BlickDas ganzfigurige Bildnis einer jungen Frau im Drei-

viertelprofil. Feierlich und ernst führt sie ihre Abend-

robe vor: ein weit ausladendes helles Tüllkleid, über 

und über mit Sternen bestickt. In der Taille ist es eng 

geschnürt, die Schultern liegen frei. Das Dekolletee 

der jungen Frau schmückt eine Kette, die Hand 

hält einen Fächer. Zu einer kunstvollen Frisur ist 

das gescheitelte Haar über die Ohren nach hinten 

gekämmt und ineinander gesteckt, Sterne glitzern 

aus dem dunklen Geflecht hervor. Kleid, Haltung 

und Schmuck machen darauf aufmerksam: Dies 

ist das Bildnis einer Dame von Rang.Informationen zu Mode und Designer

Tatsächlich handelt es sich um das repräsentative 

Bildnis von Sisi (1837–1898), der mythenumwobe-

nen Kaiserin von Österreich, Königin von Ungarn. 

Als der deutsche Porträtmaler Franz Xaver Winter-

halter (1805 –1873) Sisis Bildnis anfertigte, war sie 28 

Jahre jung. Neben der sprichwörtlichen Schönheit 

der Kaiserin scheint es die luftige Durchsichtigkeit 

des Tülls gewesen zu sein, die den Maler fasziniert 

hat. Er quillt dem Betrachter geradezu entgegen! 

Das sogenannte Sternenkleid der Kaiserin ist eine 

Schöpfung des englischen Modedesigners Charles 

Frederick Worth. Der Halbwaise wurde mit elf Jah-

ren von seiner Mutter nach London geschickt, wo er 

eine Ausbildung als Verkäufer in einem Stoffhandel 

durchlief. Anschließend reiste er nach Paris, um in 

dem vornehmen Stoffgeschäft Gagelin & Opigez 

zu arbeiten. Als er sich in die Verkäuferin Marie 

Augustine Vernet verliebte, begann er, Kleider für 

die Angebetete zu entwerfen. Marie wurde alsbald 

nicht nur seine Ehefrau, sondern auch das erste 

Model der Geschichte. Begeistert führte sie Worths 

Entwürfe am Ladentisch vor und das mit Erfolg: 

Die Kundinnen bestellten Gagelins Stoffe, um sie 

dann nach Worth’ Vorbild bei ihren Couturières, 

den Schneiderinnen, die ins Haus kamen, nähen 

zu lassen. Als Worth bei den Weltausstellungen 

1851 in London und 1855 in Paris erste Preise für 

seine Entwürfe einheimste, gründete der Englän-

der mit dem Schweden Otto Bobergh (1821–1882) 

im Jahr 1858 sein eigenes Modehaus in der Rue 

de la Paix. Worth entwarf die Modelle, lud viermal 

im Jahr zur Modenschau ein und im Anschluss 

bestellten die Kundinnen ihre Roben nach dem 

lebenden Modell. Sie wurden dann im Hause 

Worth / Bobergh geschneidert, probiert und mit 

dem Label des geschäftstüchtigen Designers ver-

kauft. Im Jahr 1870 soll das Haus Worth / Bobergh 

mehr als 100 Aufträge pro Woche erledigt und um 

die 1200 Näherinnen beschäftigt haben. Worth /

Bobergh war nach anfänglichen Schwierigkeiten 

überaus erfolgreich. Als Hoflieferant bediente das 

Modehaus die Frau Napoleons III., Kaiserin Eugé-

nie, die Gattin des österreichischen Botschafters, 

Pauline von Metternich, die österreichische Kaise-

rin Sisi und auch die englische Königin Victoria. 

Dabei ist Worth’ Modestil nur halb so erfinderisch 

wie sein Geschäftsgebaren. Er flachte zwar die weit 

ausladenden Krinolinen (Reifröcke), die nach dem 

Vorbild der spanischen Renaissancetracht wieder 

in Mode gekommen waren, nach vorn hin ab, raffte 

den Stoff dafür aber über dem Gesäß. Der „Cul de 

Paris“ (dt.: Pariser Hintern), war schon um 1700 

erfunden worden. Nun wurde er zur „Tournüre“ 

ausgepolstert und führte zu den merkwürdigsten 

Kreationen. Worth brach also keine Lanze für die 

Bewegungsfreiheit der Frau, aber eine Lanze für 

den Modedesigner! Der Couturier glänzte im eige-

nen Haus, mit Label und Modenschau: Das war die 

Zukunft und verschaffte Worth den Ruf des ersten 

Modeschöpfers der Geschichte. Die Schneiderin, 

die ins Haus ihrer Kundin kam, war aus der Mode 

gekommen. 

Charles Frederick Worth wurde 1826 im engli-

schen Bourne in Lincolnshire geboren. Nachdem 

er 1858 mit Otto Bobergh das Modehaus Worth/

Bobergh gegründet hatte, musste es im deutsch-

französischen Krieg 1870 für ein Jahr schließen. 

Mit der Wiedereröffnung 1871 übernahm Worth die 

alleinige Verantwortung. Als der geschäftstüchtige 

Modedesigner 1895 starb, übernahmen seine bei-

den Söhne die Geschäfte. Weiterführende Literatur
Charlotte Seeling: Mode. 150 Jahre 

Couturiers, Designer, Marken. 

Potsdam 2013
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Albrecht Dürer: Adam und Eva, 1507

Öl auf Eichenholz, 209 × 81cm (Adam), Öl auf Holz, 209 × 80 cm (Eva), Museo del Prado, Madrid

Erster Blick

Zwei schmale, hochrechteckige Tafeln, zwei 

Standfiguren: Mann und Frau. Entblößt bis auf 

die Scham, stehen sie auf steinigem Untergrund. 

Ihre hellen Körper heben sich plastisch gegen den 

dunklen Hintergrund ab. Es sind schöne Figuren, 

ebenmäßig von Gestalt, anmutig in der Pose. Wer 

sie sind? Äpfel, Baumstamm, Schlange, bedeu-

tungsvolle Blicke und nervöse Gesten sind ein-

deutige Hinweise auf die Identität: Es handelt sich 

um die Darstellung des ersten Menschenpaares –

Adam und Eva!

Informationen zu Werk und Künstler

Es ist der Nürnberger Künstler Albrecht Dürer, der 

diese beiden Tafeln im Jahr 1507 gemalt hat. Weder 

kennt man ihre Auftraggeber noch Zweck oder 

Herkunft. Sind die Tafeln tatsächlich ohne jeden 

szenischen Zusammenhang entstanden? Ohne die 

Erzählungen, die üblicherweise zur Darstellung des 

Sündenfalls gehören? Dann sind diese Bilder ein 

Paukenschlag! Adam und Eva in Lebensgröße: die 

ersten autonomen Aktfiguren nördlich der Alpen. 

Aus der Hand eines deutschen Malers, der 1507 

gerade zum zweiten Mal die Alpen überquert hatte, 

um in Venedig seinen Geschäften nachzugehen. 

Aus Italien stammen auch die Impulse, die Dürer 

zu diesen Darstellungen veranlasst haben. Darstel-

lungen, die ein völlig neues Bild vom Menschen 

entwerfen. Was ist es, das Adam und Eva so neu 

erscheinen lässt? Während Eva mit der Linken nach 

dem Apfel greift, neigt sich ihr Kopf zu Adam, ihr 

Blick verliert sich in der Ferne. Und Adam? Er hält 

mit spitzen Fingern den Zweig hoch, an dem der 

Apfel hängt. Aber anders als die nachdenkliche Eva 

wirkt er fahrig, fast aufgeregt. Da sind die abge-

spreizten Finger, der nach hinten geworfene Kopf 

und die geöffneten Lippen. Findet hier noch ein 

Gespräch zwischen Mann und Frau statt, bevor 

das eintritt, was die Welt aus den Fugen heben 

wird? Der Sündenfall steht noch bevor. Der Apfel 

ist nicht angebissen, seine Blätter verdecken nur 

im Sinne der Vorsehung die Scham. Adam und Eva 

sind sich ihrer Nacktheit nicht bewusst und ihre 

Körper noch in dem unschuldigen Zustand, in dem 

Gott sie geschaffen hat: ideal und schön. So schuf 

Gott den Menschen als sein Ebenbild, als Mann 

und Frau schuf er sie (Mose 1, 27). Und Dürer malte 

das, was sich vorher, jedenfalls nördlich der Alpen, 

noch keiner getraut hatte: Adam und Eva im antiken 

Maßstab, nach dem Vorbild der Götter, Apoll und 

Venus. Sinnlich, muskulös und vor allem selbstbe-

wusst. Das war so abenteuerlich wie gewagt. Dürer 

nahm die Impulse aus Italien, wo die Entdeckung 

der Antike in vollem Gange war, mit in seine Heimat 

und arbeitete sich daran ab. Den Zugang zur Antike 

gewann er über die Kupferstiche antiker Figuren, 

die zahlreich im Umlauf waren. Besonders intensiv 

setzte er sich mit Andrea Mantegna (1431–1506) 

auseinander. Er zeichnete die Vorlagen eifrig nach, 

stellte konstruktive Überlegungen an, mathemati-

sche Rechnungen auf und kam mit jedem Zirkel-

schlag, den idealen menschlichen Proportionen 

näher. Das Thema Adam und Eva war ein geeig-

netes Forschungsfeld, um sich mit dem nackten 

Körper zu befassen. Erste Erkenntnisse setzte er 

in dem berühmten Kupferstich von 1504 um und 

schließlich in den beiden Tafeln von 1507: Adam, 

braungebrannt, muskulös und im antiken Kontra-

post, Eva hellhäutig, zart und mit geschlossenem 

Schritt. Beide Figuren entsprechen diesem neuen 

Ideal des Menschen, das sich mit Dürer nun auch 

nördlich der Alpen durchsetzte. Kam schon hier 

etwas in Mode, das in der Antike wurzelte, in der 

Renaissance, wie im Klassizismus wieder auflebte, 

in den 1960er Jahren eine Wendung machte und 

sich heute im Fitnesswahn ausdrückt? Der nackte 

Körper als modisches Ideal, als Zeichen der Befrei-

ung von gesellschaftlichen Zwängen, als Visiten-

karte des modernen Menschen? Nackt ist Mode –

damals wie heute. 

Albrecht Dürer, geboren 1471 in Nürnberg, ver-

brachte dort seine Lehrzeit und ließ sich nach sei-

ner Wanderzeit auch dort nieder. Zuerst machte 

er sich einen Namen mit seiner Produktion von 

Holzschnitten und Kupferstichen, die er mit gro-

ßem Geschäftssinn auf den Markt brachte. Zahl-

reiche Anregungen und Aufträge erhielt er über 

den humanistisch gebildeten Kreis seines engen 

Freundes Willibald Pirckheimer (1470 –1530). Noch 

zu Lebzeiten wurden Dürers Werke zu begehrten 

Sammlerobjekten. Er starb 1528 in seiner Geburts-

stadt Nürnberg. 

Weiterführende Literatur

Anja Grebe: Albrecht Dürer. Künstler, 

Werk und Zeit. Darmstadt 2006
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Oskar Schlemmer: 

Sieben Figurinen des Triadischen Balletts, 1922

Diverse Materialien, ca. 185 – 201× 62 –155 × 56 –120 cm, Staatsgalerie, Stuttgart

Erster Blick

Kunstfiguren in bunten, metallischen, schwarzen 

Fantasiekostümen. Bizarre Figurinen aus Draht, 

Holz, Stoff und Pappmaché. Menschenähnlich 

mit Muskeln und Gelenken, geometrisch ausstaf-

fiert und überformt: als Kreise, Kegel oder Kugeln. 

Auch die Köpfe folgen einer geometrischen Grund-

form, sind flach oder plastisch ausgebildet, frontal 

oder ins Profil gedreht, mit und ohne Augen, der 

menschlichen Natur entfremdet. Und erst die Kör-

per: Sie sind eingesperrt in Drahtspiralen, Kugeln 

oder Scheiben!

Informationen zu Werk und Künstler

Oskar Schlemmer ist der Schöpfer dieser lebens-

großen Figurinen, die unter dem Titel Triadisches 

Ballett 1922 die Bühne betraten. Es sind Kostüme 

für die Tänzer eines Balletts, zu dem erste Skizzen 

schon im Jahr 1912 entstanden waren. Damals, als 

Oskar Schlemmer dem Tänzerpaar Albert Burger 

und Elsa Hötzel begegnete. Der Krieg unterbrach 

die gemeinsame Arbeit, aber 1916, mit der verfrüh-

ten Rückkehr des verwundeten Schlemmers, wur-

den die Pläne wieder aufgenommen, bis das Bal-

lett 1922 im Stuttgarter Landestheater uraufgeführt 

wurde. Ohne allzu großen Erfolg, denn die starren 

Kostüme und mechanischen Bewegungen befrem-

deten die Zuschauer. Wie kam ein Bildhauer und 

Maler überhaupt dazu, ein Ballett zu entwerfen? 

Choreografie, Kostüme, Bewegung? Schlemmer 

beschäftigte zeitlebens die Beziehung zwischen 

Raum und Mensch. Dabei war ihm die Geome-

trie Mittel zum Zweck. Das Ballett, als Bewegung 

im Raum, erschien ihm geeignet, der komplexen 

Beziehung auf die Spur zu kommen, mehr als die 

statische Skulptur. So entwarf er Kostüme für ein 

Ballett auf der Grundlage von menschlichen Pro-

portionen und geometrischen Grundmustern, nach 

denen er den Mensch bemaß: „… das Quadrat des 

Brustkreises, der Kreis des Bauches, der Zylinder 

des Halses, die Kugel der Gelenke, das Dreieck 

der Nase, die Linie, die Herz und Hirn und schließ-

lich das Ornament, das sich zwischen Körper und 

Außenwelt bildet … “, so notierte er 1915 in sein 

Tagebuch und entwickelte die 18 Kostüme für sein 

Ballett: Die Kugel, den Abstrakten, die Drahtfigur, 

den Scheibentänzer usw. Die Körper der Tänzer, 

die in den Kostümen verschwanden, sollten sich in 

abstrakte, geometrische Formen verwandeln und 

nach geometrischen Mustern, auf Kreisen, Lini-

en, Diagonalen, durch den Raum bewegen. Auf 

diese Weise würden sie das Wesen des Raums 

erforschen: ein Versuch, in dem der Mensch zur 

abstrakten Figur, zur sogenannten raumplastischen 

Kunstfigur wurde. Schlemmer entwickelte sein Tria-

disches Ballett (triadisch aus dem Griechischen: 

Triade = Dreiheit) im Dreierrhythmus: Höchstens 

drei Tänzer (zwei Tänzer und eine Tänzerin) sollten 

auf der Bühne sein. Insgesamt zwölf Tänze standen 

auf dem Plan. Zuerst eine Reihe in Gelb mit fünf 

Tänzen, eine Reihe in Rosa mit drei Tänzen und 

zuletzt eine Reihe in Schwarz mit vier Tänzen. Die 

Farben standen für unterschiedliche Stimmungen: 

Gelb heiter, Rosa festlich, Schwarz mystisch. Eine 

Handlung gab es nicht. Der Dreiklang wurde im 

erweiterten Sinn auch auf Raum, Formen und Far-

ben bezogen, auf das Zusammenspiel von Kostüm, 

Bewegung und Musik. Das Kostüm als künstleri-

sches Experiment im Raum! 

Oskar Schlemmer, geboren 1888 in Stuttgart, stu-

dierte an der Kunstakademie in Stuttgart, bis ihn 

Gropius 1920 an das Bauhaus in Weimar rief, wo 

er später die Bühnenwerkstatt leitete. Es folgten 

Professuren an den Akademien für Kunstgewerbe 

in Breslau und Berlin. 1932 malte er sein berühm-

testes Gemälde, die Bauhaustreppe. Der Künstler 

starb 1943 in Baden-Baden.

Weiterführende Literatur

Ausstellungskatalog: Oskar 

Schlemmer. Visionen einer neuen 

Welt, hrsg. von Ina Conzen. 

Stuttgart 2014
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Gabrielle Chanel: „Ford“ Dress („Das kleine Schwarze“), 1926

Entwurf aus der amerikanischen Vogue, Ausgabe 1. Oktober 1926

Karl Lagerfeld: Imaginiertes Porträt von Coco Chanel im 

„Kleinen Schwarzen“

Erster Blick

Es handelt sich um den gezeichneten Entwurf eines 

Kleides. Eines schwarzen Kleides, das gerade und 

schmal, schwarz und schlicht, bis knapp über das 

Knie seiner Trägerin reicht. Es gibt keine Taille und 

so fällt der fließende Stoff wie ein Blouson über die 

Hüfte. Einziger Schmuck sind die feinen Biesen, 

die über Oberteil und Rock kreuzweise zusammen-

laufen. Perlenkette und Perlenohrring setzen die 

Akzente der schlichten Eleganz. 

Informationen zu Mode und Designerin

Als die amerikanische Ausgabe der Modezeitschrift 

Vogue am 1. Oktober 1926 auf der Seite 96 den 

Entwurf eines schwarzen Kleides aus dem Ateli-

er der Französin Gabrielle Chanel veröffentlichte, 

prophezeite die Redaktion, dass das einfache 

Kleid zu einer „Art von Uniform für alle Frauen mit 

Geschmack“ werden würde. Wie Recht sie haben 

sollte! Das „kleine Schwarze“ eroberte als Abend-

kleid die Welt der Frau, die Frau von Welt und einen 

festen Platz im Kleiderschrank – bis heute. Wie 

erklärt sich der Erfolg des ebenso schlichten wie 

schicken Kleidungsstücks, das mit seiner berühm-

testen Trägerin, der amerikanischen Filmschau-

spielerin Audrey Hepburn, in dem Film Frühstück 

bei Tiffany von 1961 Unsterblichkeit erlangte? Es 

ist, als ob die geschäftstüchtige Französin, Gab-

rielle Chanel, die 1913 ihren ersten Modesalon in 

Deauville eröffnete, die Zeichen der Zeit erkannt 

hatte: Die Frau, die während des Ersten Weltkriegs 

in vielen Bereichen männliche Arbeit übernommen 

hatte, war der eingeschnürten Taille, der steifen 

Röcke und überladenen Kleider längst überdrüssig. 

Die locker lässige Kleidung von Chanel entsprach 

jetzt viel mehr ihrem neuen Lebensgefühl: berufstä-

tig, sportlich und vergnügt. Man tanzte Charleston! 

Dass bei Chanels Überlegungen für das schwarze 

Abendkleid auch die allgegenwärtige Witwentracht 

eine Rolle gespielt hatte, liegt nahe. Auf jeden Fall 

hatte die Designerin mit ihrem schlichten Ent-

wurf im wahrsten Sinne des Wortes ins Schwarze 

getroffen. Chanel, die selbst ihr treuestes Model 

war, kürzte Haare und Röcke, entwarf eine funkti-

onale Mode mit geraden Linien, bequem zu tragen 

und befreit von allen Schnörkeln. Sie nähte ihre 

Kleider, Röcke und Hosen aus einem fließenden, 

elastischen Baumwolljersey, der den Körper sanft 

umschmeichelte, nicht einzwängte. Chanel? Das 

war ein Lebensgefühl! 

Gabrielle Chanel, mit Spitznamen Coco, wurde 

1883 in Saumur an der Loire geboren. Weil die 

Mutter früh verstarb, wuchs die Tochter in einem 

Waisenhaus auf. Dort lernte sie das Nähen. Im 

Jahr 1910 eröffnete sie ein Hutatelier in Paris, 1913 

ihren ersten Modesalon in Deauville am Atlantik, 

einen zweiten im südlicher gelegenen Biarritz. Dort 

entwickelte und entwarf sie ihren sportlichen Stil, 

mit dem sie 1916 in der amerikanischen Mode-

zeitschrift Harper’s Bazaar große Aufmerksamkeit 

erregte. 1919 war es dann soweit: Die 26-jährige 

Chanel eröffnete ihren Couture-Salon in der Rue 

Cambon 31 in Paris. Dort, wo sich das Stammhaus 

auch heute noch befindet. Als kurze Zeit darauf ihr 

Parfüm Chanel N°5 den Markt eroberte, ein Duft aus 

vielen, erlebte die Designerin einen unglaublichen 

Erfolg. Das berühmteste Parfüm der Welt sicherte 

ihre Zukunft. 1939 schloss der Modesalon. Die Ver-

bindung mit einem deutschen Geheimdienstoffizier 

brachte Chanel den Ruf einer Kollaborateurin ein 

und schließlich den Rückzug ins schweizerische 

Exil. Als die Grand Dame der Mode 1954 nach Paris 

zurückkehrte, gelang ihr mit einem sportlichen Kos-

tüm aus Tweed ein überraschendes Comeback! 

Neben dem „Kleinen Schwarzen“ ist das nach ihr 

benannte Chanel-Kostüm der zweite Evergreen in 

Sachen Mode. Ein Gegenentwurf zu Diors „New 

Look“ mit Wespentaille und gepolsterten Hüften. 

Seit 1983 steht Karl Lagerfeld (geb. 1933) an der 

Spitze des Hauses Chanel in Paris und interpretiert 

die Mode immer wieder aufs Neue. 

1971 verstarb Coco Chanel in Paris.

Weiterführende Literatur

Charlotte Seeling: Mode. 150 Jahre 

Couturiers, Designer, Marken. 

Potsdam 2013
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Peter Paul Rubens: Selbstbildnis mit Isabella Brant 
in der Geißblattlaube, um 1609 
Öl auf Leinwand, 178×136,5 cm, Alte Pinakothek, München

Erster Blick
Im Schatten eines blühenden Strauches sitzt ein 
Paar. Der Mann mit lässig übereinander geschlage-
nen Beinen erhöht im Hintergrund, die Frau kniend 
im Vordergrund. Kostbar ist ihre Kleidung: Feins-
te Spitze an Kragen und Ärmeln, golddurchwirkte 
Stoffe, auffällige Huttracht. Die Dame trägt wertvol-
len Schmuck, der Herr umfasst den Knauf eines 
Degens. Das Paar ist einander zugetan, so lassen 
die ineinander gelegten rechten Hände schließen, 
und dieses Versprechen spiegelt sich in ihren fei-
erlichen Mienen. 

Informationen zu Werk und Künstler
Es ist der flämische Barockmaler Peter Paul 
Rubens, der dieses Doppelbildnis von sich und sei-
ner Frau Isabella gemalt hat, 1609, im Jahr der Ehe-
schließung. Es ist ein Bildnis von der Ehe mit den 
entsprechenden Verweisen: der Geißblattstrauch 
steht für Treue, die ineinandergelegten Hände sind 
ein Sinnbild der Ehe. Vermutlich war das Gemäl-
de den Schwiegereltern zugedacht. Die Darstel-
lung des bürgerlichen Paares in Lebensgröße ist 
ungewöhnlich. Was steckt dahinter? Eine enge 
Verbundenheit und ein besonderes Versprechen. 
Blickt man auf die Kleidung der Porträtierten, ver-
rät sie, woher das Paar kommt und wohin es will. 
Die damals 18-jährige Isabella trägt ein zweiteiliges 
Ensemble: dunkelroter Rock mit Goldbordüre und 
kostbar besticktes Seidenwams mit schmaler Taille 
und langem Schoß. Darüber sitzt der sogenannte 
Vlieger, das in den Niederlanden übliche schwarze 
Oberkleid, das wohlhabende Bürgerinnen und adli-
ge Damen zu offiziellen Anlässen trugen. Spitzen-
manschetten und Halskrause, beides vermutlich 
aus niederländischer Spitze, sind ebenso Zeichen 
ständischer Abgrenzung wie der kostbare Perl- und 
Edelsteinschmuck, den Isabella zur Schau stellt. 
Der hohe Schäferhut mit umgeschlagener Krem-
pe rundet die modische Erscheinung der jungen 
Ehefrau ab. Sie könnte eine Adlige sein. Dazu passt 
die Kleidung des Ehemannes, des aufstrebenden 
Malers. Er hält anstelle des Pinsels einen Degen 
in der Hand: eigentlich ein Attribut, das dem Adel 
vorbehalten ist! Zu dem mit Schnüren verzierten 
Wams trägt Rubens eine knielange Pluderhose 
aus schwarzer Seide mit roten Strümpfen, die von 
Schmuckbändern gehalten werden. Den standes-

gemäßen, ärmellosen schwarzbraunen Umhang 
hat der Maler abgestreift, er hängt locker von der 
Schulter und fällt auf seinen Schoß. Die lockere Dra-
perie unterstützt die lässige Pose, mit der Rubens 
seiner Frau und dem Betrachter erkennen lässt: 
„Wir schaffen das!“ Hand in Hand geht das Paar 
einer gesicherten Zukunft entgegen. Umgeben von 
Wohlstand und Ansehen. Das ist das Versprechen, 
das der Maler seiner Frau und ihren Eltern gibt. Ein 
Versprechen, das Rubens zu diesem Zeitpunkt mit 
gutem Gewissen geben konnte. Denn er war kein 
hergelaufener Maler mehr mit dem Status eines 
Handwerkers, vielmehr war er kurz vor seiner Hei-
rat schon zum Hofmaler ernannt worden. Der bur-
gundische Erzherzog Albrecht VII. und seine Frau 
hatten Peter Paul Rubens nach seiner Rückkehr 
aus Italien an ihren Hof gerufen. Für 500 Gulden 
jährlich! Ein ansehnliches Gehalt, das einherging 
mit den Rechten eines Hofdieners, dem Privileg 
der Steuerfreiheit und der Loslösung von den Vor-
schriften der Gilde. Das heißt, Rubens konnte in 
seiner Werkstatt so viele Gesellen und Lehrlinge 
beschäftigen, wie er wollte. Und der Maler wusste, 
Privilegien und Freiheiten zu nutzen. Denn das, was 
sich in dem frühen Ehebildnis und seiner modi-
schen Kleidung ausdrückt, kommt einer Verhei-
ßung gleich: Man will zur gesellschaftlichen Elite 
gehören! Tatsächlich avancierte die Malerwerkstatt 
zu einem erfolgreichen Unternehmen und Rubens 
selbst wurde 1630 in den englischen Adelsstand 
gehoben!

Peter Paul Rubens (1577–1640), geboren in Sie-
gen, wurde 1598 in die Antwerpener Lukasgilde 
aufgenommen. Nach Aufenthalten in Italien und 
Spanien, ließ er sich in Antwerpen nieder. Dort 
entstand sein großes Werk mit Aufträgen aus aller 
Welt, darunter das Kreuzabnahme-Triptychon für 
die Antwerpener Kathedrale.

Weiterführende Literatur
Nils Büttner: Rubens. 
München 2007
Ausstellungskatalog: In Mode. Klei-
der und Bilder aus Renaissance und 
Frühbarock, hrsg. von Jutta Zander-
Seidel. Nürnberg 2015
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Christian Dior: Damenmode, New Look, 1947–1957
Ausgestellt im Grauen Salon des Hauses Dior, Paris, fotografiert von Erich Lessing 

Erster Blick
Buntfarbige Kleider aus glänzenden, raschelnden 
Stoffen, zweiteilige Kostüme mit kurzen Jacken, 
ausstaffierten Hüften und wadenlangen Röcken, 
gerade oder glockenförmig schwingend, auf jeden 
Fall aber mit enger Taille. Dazu Perlenketten und 
Handschuhe, die Hände und Unterarme bis zu den 
Ellenbogen bedecken. Auf den Köpfen Wagenrad-
hüte oder kecke Kappen aus Filz und Stroh, an 
den Füßen spitz zulaufende Pumps mit schmalem 
Absatz. Sie sind das i-Tüpfelchen der femininen 
Garderobe. Modeschöpfungen aus der Mitte des 
letzten Jahrhunderts: farbenfroh, elegant, weiblich 
und vor allem perfekt inszeniert bis ins kleinste 
Accessoire.

Informationen zu Mode und Designer
Es sind gesammelte Schöpfungen des französi-
schen Designers Christian Dior aus den Jahren 
1947 bis 1957, die der österreichische Fotograf 
Erich Lessing (geb. 1923) in dem Pariser Salon des 
Couturiers fotografiert hat. Es ist das zweifarbige 
Kostüm Bar, ganz rechts im Bild, das bei seiner 
ersten Vorstellung größtes Aufsehen verursachte. 
Es war ein Mittwoch, der 12. Februar 1947, an dem 
der schüchterne Christian Dior mit seiner neuen 
Frühjahrs- und Sommermode mit dem Titel Ligne 
Corolle (Blumenkelchlinie) in der Avenue de Mon-
taigne die Modewelt in Aufruhr versetzte.  
„It’s quite a revolution, dear Christian. Your dres-
ses have such a new look!“ (Es ist wirklich eine 
Revolution, lieber Christian. Ihre Kleider haben 
solch einen neuen „Look“.), soll die amerikani-
sche Chefredakteurin der führenden Modezeit-
schrift Harper’s Bazaar, Carmel Snow, begeistert 
ausgerufen haben. So hatte Diors Stil auch gleich 
ihren Namen weg: Als „New Look“ gingen die Krea-
tionen des Designers nun auf die Laufstege und 
über ein ganzes Jahrzehnt hinweg beherrschte 
der Franzose die Modewelt. Was war so neu an 
seinen Kleidern und Röcken? Das Kostüm Bar als 
Prototyp des New Look verrät es: Die enganlie-
gende helle Jacke aus cremefarbigem Shantung 
(Seidenstoff) mit abgerundetem Saum, schmaler 
Taille und gepolsterten Hüften folgt den Formen 
des weiblichen Oberkörpers, dagegen nimmt der 
wadenlange, füllige schwarze Plisseerock, der 
bei jedem Schritt schwingt, viel Raum ein. Dazu 

gehören das kokette Hütchen, die spitzen Schu-
he, die langen Handschuhe. Und schon wird Frau 
zum Abbild eines zerbrechlichen Luxuswesens, 
das anmutig und begehrenswert durchs Leben 
schwingt. Tatsächlich ist dieser stoff-, kurven- und 
farbenreiche Look von Christian Dior eine Abkehr 
von der strengen, praktischen und kargen Mode 
der Kriegszeit. Offenbar hatte der Modeschöpfer 
die weibliche Nachkriegssehnsucht nach einer 
schönen neuen und reichen Welt nicht nur erkannt, 
sondern er erfand auch immer wieder neue opu-
lente Kollektionen, formte die Silhouette der Frau 
in X-, H-, Y- oder A-Linien um. Halbjährlich fanden 
diese Modeshows nun statt und wurden von Foto-
grafen öffentlichkeitswirksam in Szene gesetzt. Im 
Unterschied zur vorangegangen Mode war Diors 
Stil tatsächlich ganz anders, aber neu? Nein. Denn 
die eingeschnürten Taillen, die langen fülligen 
Röcken, die spitzen Schühchen und eleganten 
Handschuhe bedeuteten tatsächlich einen Rück-
schritt – auf jeden Fall für die Frau. Sie wurde wie-
der eingesperrt, in ihre Kleidung, in ihr Haus, in ihre 
Küche. So gab es kritische Stimmen zu Dior und 
seiner Mode. Die kamen aus Amerika und aus der 
Schweiz, wo Coco Chanel im Exil lästerte: „Lächer-
lich, diese eingeschnürten Taillen, diese gestärkten 
Roben, die in keinen noch so großen Koffer passen 
wollen!“ Seinem Erfolg hat es nicht geschadet, Dior 
ist längst zur Modeikone geworden. 

Christian Dior, geboren 1905 in Granville in der Nor-
mandie, starb früh: im Jahre 1957 in Italien. Sein 
Unternehmen wurde 1946 in Paris gegründet, in der 
Avenue Montaigne, wo sich das Stammhaus noch 
heute befindet. Wie kaum ein anderer beherrschte 
Dior die Modeszene der 1950er Jahre, die Schau-
spielerin Marlene Dietrich und die Königin von 
England zählten zu seinen Kundinnen. Yves Saint 
Laurent (1936 – 2008) trat 1957 die Nachfolge im 
Haus Dior an. 

Weiterführende Literatur
Charlotte Seeling: Mode. 150 Jahre 
Couturiers, Designer, Marken. 
Potsdam 2013
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Hussein Chalayan: Remote Control Dress (aus der Kollektion 

„Before Minus Now“), Frühling/Sommer 2000 

Glasfaser, Metall, Baumwolle, Synthetik, 94 × 55,9 × 24,1cm, Metropolitan Museum of Art, New York

Erster Blick

Ein weiß schimmerndes Kleid, das Brust und Taille 

betont und sich zum Saum hin öffnet. Knielang, 

ärmellos, mit Rundhalsausschnitt: ein echter Klas-

siker? Nein! Das feste Material und die auffälli-

gen Nähte stören den ersten Eindruck. Das Kleid 

besteht nicht aus Stoff, sondern fügt sich aus fes-

ten glänzenden Kunststoffteilen zusammen, die 

mit Ösen auf Höhe der Schultern und an den Sei-

ten zusammengehalten werden. Das Kleid ist ein 

schimmernder Kunststoffpanzer, keine gefällige 

Körperhülle!

Informationen zu Mode und Designer

Das Kleid aus harter Glasfaser stammt aus dem 

Atelier des Modedesigners Hussein Chalayan. Es 

gehört zu den Klassikern unter den zahlreichen 

Kollektionen des auf Zypern geborenen Künstlers. 

Warum? An dem Modell „Remote Control“ ist nicht 

nur das Material ungewöhnlich, sondern auch die 

Wandlungsfähigkeit auf Knopfdruck. Eine Fernbe-

dienung fährt die an den Nähten sichtbaren Kunst-

stoffklappen zu den Seiten und nach hinten hin 

aus, ähnlich der Tragflügeltechnik eines Flugzeu-

ges. Und was kommt zum Vorschein? Tüll! Plötz-

lich quillt jede Menge rosafarbiger Tüll aus dem 

hinteren Teil des Kleiderpanzers hervor, formt sich 

zu einem schwingenden Röckchen! Als Betrach-

ter muss man staunen. Wie geht das zusammen? 

Modernste Materialien, ausgefeilte Technik und 

Hochglanz treffen auf die weiblichste aller Modei-

konen im rosafarbigen Tutu-Format? Das ist genau 

das, was der Künstler will: zum Staunen und Den-

ken anregen! „My work ist about ideas, really. My 

starting-point isn’t always the woman. It’s the idea.“ 

(Meine Arbeit funktioniert über Ideen, ernsthaft. Am 

Anfang steht nicht immer die Frau, sondern die 

Idee.) Hussein Chalayan versteht sich selbst als 

Konzeptkünstler (– in der Konzeptkunst ist die Idee 

hinter dem Kunstwerk wichtiger als das Kunstwerk 

selbst –) und seine Mode, die in vielen Fällen nicht 

tragbar ist, schickt er als Aufforderung zum Den-

ken über Laufstege und Bildschirme. Chalayan kri-

tisiert, appelliert, erzählt. „Remote Control“ ist ein 

Modell, das auf die komplexe Beziehung zwischen 

Mensch, Natur und Technik aufmerksam macht. 

Der menschliche Körper, der von der Technik kon-

trolliert – beherrscht – ja gefangen gehalten wird 

und dahinter oder besser, darunter verborgen, die 

Tradition, verkörpert durch Petticoat und Tüll. Ohne 

Tradition sind technische Neuerungen nicht denk-

bar, das Festhalten an Traditionen kann den Fort-

schritt aber auch behindern. Ein wechselseitiges 

Geben, Nehmen und Erneuern – und das alles in 

einem Kleid versteckt! In dem Kontrast der Mate-

rialien (hart und weich, fest und luftig), dem Effekt 

der Öffnung. Das kann Kleidung. Und noch viel 

mehr, sagt Chalayan, denn das Wesen der Mode ist 

mitteilsam. So werden seine Modeschauen regel-

mäßig zur künstlerischen Performance. Aufsehen 

erregt hat er mit seiner Kollektion „Afterwords“ 

(Herbst / Winter 2000 / 2001), die als Installation 

daher kam und sich als Modeschau entpuppte. 

Dabei ging es um die Mobilmachung eines ganzen 

Wohnzimmers: Stuhlbezüge verwandelten sich in 

Kleider, Stühle in Koffer, der Couchtisch in einen 

Reifrock. Der Mensch auf der Flucht: eine Erfah-

rung, die Chalayan selbst gemacht hat. Eine mit 

technischer Raffinesse sich wandelnde Kleidung, 

die Ideen verkörpert und Geschichten erzählt, das 

ist ein Motiv, das in Chalayans Mode immer wie-

derkehrt: ein Kleid, das sich auf die Größe eines 

Luftpostbriefes zusammenfalten lässt, ein Kragen, 

der sich wie ein Airbag aufbläst, ein Rock, der sich 

hebt und senkt, ein Model, das aus einem Tisch 

steigt.

Chalayan, 1970 auf Zypern geboren, emigrierte 

nach Großbritannien, wo er 1993 seinen Abschluss 

auf dem Londoner Central Saint Martins College of 

Art and Design machte. 1994 begründete er sein 

eigenes Modehaus, ein Jahr später führte er die 

erste Kollektion vor. Er war 1999 und 2000 Desig-

ner of the Year. Seine Konzeptmode brachte ihm 

bislang mehr künstlerische Anerkennung als Geld 

ein. Zahlreiche Ausstellungen widmeten sich schon 

seinem Werk, unter anderem in London, Wolfsburg, 

Tokio und Paris.

Weiterführende Literatur

Charlotte Seeling: Mode. 150 Jahre 

Couturiers, Designer, Marken. 

Potsdam 2013
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Mary Quant: Minikleid Ginger Group, 1967
Wolle und Nylonjersey, Victoria & Albert Museum, London

Erster Blick
Ein in A-Linie geschnittenes Minikleid in Schwarz, 
ein schmaler Stehkragen und kurze Ärmel in Weiß. 
Knopfleiste und Ziersaum als einzige Dekoration 
des schlichten Kleidungsstücks. Dazu ein Paar 
schwarze Schuhe mit Riemen und breitem Absatz. 
Das Haar zu einem ausgeprägten Bob geschnitten: 
Mode, wie man sie aus den 1960er Jahren kennt. 
Rebellisch und mädchenhaft zugleich!

Informationen zu Mode und DesignerinDas Kleid, entworfen von der Engländerin Mary 
Quant, steht für die Mode der 1960er Jahre. 
Schlichte Formen, klare Farben: eine junge Mode, 
kurz und knackig! Eine Mode, die mädchenhaft 
und provokant die eleganten Damenkostüme eines 
Christian Dior einmottete: „Vulgarität ist Leben, der 
gute Geschmack ist tot!“, bemerkte Mary Quant 
und rückte dem Rocksaum zu Leibe. Ob der Mini-
rock nun tatsächlich ihre Erfindung ist, oder die 
ihres Landsmannes John Bates beziehungswei-
se des Franzosen André Courrèges, bleibt wohl 
ungeklärt. Genau genommen hat man den Minirock 
sogar schon in den 1920er Jahren erfunden, aber 
erst mit dem bunten Lebensgefühl der Swinging 
Sixties war seine Stunde gekommen, jenseits und 
diesseits des Kanals. Was folgte, war ein Aufschrei 
des Entsetzens. Eine Welle der Begeisterung! Auf 
das Konto von Quant geht seine rasche Karriere. 
Das aufreizende Stück Stoff wurde im wahrsten 
Sinne des Wortes durch ihre Vermarktung populär. 
Wer ist diese Mary Quant? Mit 21 Jahren eröffne-
te sie im Jahr 1955 ihre erste Boutique Bazaar im 
quicklebendigen Londoner Stadtteil Chelsea, in der 
King’s Road. Zunächst verkaufte sie dort nur Klei-
der anderer Designer, bis sie 1957 ihre erste eigene 
Kollektion zum Verkauf anbot. Und was Quant in 
ihrem schönen Schaufenster ausstellte, war eine 
Mode für junge Leute: kurze Hängerchen, schlich-
te Trägerröcke, enge Pullis. Das alles in schrillen 
Farben (Scharlachrot, Pflaume, Quietschgrün) und 
großen Mustern (Punkte, Karos, Streifen). Die Prei-
se für ihre Kleidung waren im Vergleich zur fran-
zösischen Haute Couture wesentlich günstiger. 
Und Quants Konzept ging auf: Ihr erfrischender 
Modestil, der die elegante Dame aus den 1950er 
Jahren gegen das lebenslustige Mädchen aus 
den 1960ern tauschte, kam an. Nicht nur bei der 

Jugend. Schon 1962 schaffte es Quant in die briti-
sche Vogue und 1966 erhielt sie den „Order of the 
British Empire“ aus den Händen der Queen: für 
ihren Mut und ihre Kreativität. Aber niemand anders 
als das berühmte Model Twiggy, deren magere 
Figur genau dem mädchenhaften Frauentyp der 
Mary Quant-Mode entsprach, sorgte dafür, dass 
Mary Quant zur Marke wurde. 1963 eröffnete die 
dunkelhaarige Frau mit dem akkurat geschnitte-
nen Bob eine weitere Boutique in Knightsbridge. 
„Snobbery has gone out of fashion, and in our 
shops you will find duchesses jostling with typists 
to buy the same dresses.” (Snobismus ist aus der 
Mode gekommen und in unseren Läden werden 
Sie Herzoginnen treffen, die sich mit Sekretärinnen 
um dasselbe Kleid drängeln.) Außerdem startete 
Quant die Ginger Group, ein zweites, niedrigprei-
sigeres Label, das den Käuferkreis erweiterte. Das 
schlichte schwarze Kleid ist ein Beispiel für das 
Ginger Group Label. Gleichzeitig wurde Quant von 
der amerikanischen Warenhauskette J. C. Penny 
unter Vertrag genommen. Ihre Mode überquerte 
nun auch den Ozean. Das schwarze Kleid wurde mit schwarzen oder 

weißen Nylonstrumpfhosen getragen. 1965 brachte 
Quant ihre ersten Strumpfhosen auf den Markt. Bis 
dahin hatte man die Nylonstrümpfe mit Strumpf-
haltern am Hüftgürtel befestigt. Die Strumpfhose 
ist also auch eine Erfindung aus dieser Zeit. Wie-
der muss sich die Engländerin den Erfolg mit ihren 
Kollegen teilen. Mit den farbigen oder gemusterten 
Feinstrumpfhosen wurden der Mini und kurz darauf 
die Hot Pants wettertauglich. Es liegt nahe, den 
Engländern diesen Einfall zuzuschreiben. 

Mary Quant, geboren 1934 in Blackheath/Kent,
erwarb ihr Diplom für Kunsterziehung am Gold-
smith’s College in London. 1969 zog sie sich aus 
der Modelinie zurück, aber ihr frischer Modestil, 
Minirock und Hot Pants, prägten eine ganze Gene-
ration.

Weiterführende Literaturhttp://collections.vam.ac.uk/item/O16795/mini-dress-quant-mary/ Zugriff 22.03.2017
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MODE – Arbeitshilfen

Welche Möglichkeiten gibt es, in einer Schule mit einfachen Mitteln Kleidung zu entwerfen 
und zu präsentieren?

In diesem Werkstattheft werden unterschiedliche Umsetzungstechniken für den Kunstun-
terricht vorgestellt: Vom dreidimensionalen Drapieren mit Sto�en, die durch den Einsatz 
von Nähstichen zu festen Kleidungsstücken werden, oder dem Gestalten mit einfachem 
Zeitungspapier bis hin zu zeichnerischen Entwürfen auf Lineaturen von Dürers „Adam und 
Eva“ fächert das vorliegende Heft eine Vielfalt an Ideen auf. In einem Klassenraum kann 
durch Arbeitsteilung der Schülerinnen und Schüler eine komplette Modenschau improvi-
siert werden. Wer sich nicht zeigen möchte, darf eine Maske tragen.
Eine Aufstellung von Lineaturzeichnungen zur Modegeschichte zeigt schließlich, wie Klei-
dung schon immer die menschliche Silhouette verändert hat.

Ideen von Martina Glomb, Nane Anna Bohn und 
Gisela Hollmann-Peissig

Inhalt

Übungen zum Drapieren von „Kleid-Körpern“ 2

Arbeitsblatt: Einfache Handnähstiche zum Nachnähen 8

Arbeitsblatt: Lineaturzeichnungen von Dürers „Adam und Eva“ 9

Gestaltungsideen mit Zeitungspapier und Kreppband  10

Organisation einer Modenschau im Kunstraum 12 

Arbeitsblatt: Bauanleitung Maske 14

Historia: Silhouetten der Modegeschichte 15

Aufgaben
Benutze ein Stück Sto� (Nessel, Tischdecke etc.) von circa 1,50 × 1,50 m:

Übungen zum Drapieren 
von „Kleid-Körpern“
Martina Glomb

Drapieren im Quadrat
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Information für Unterrichtende

In diesen Modedesign-Übungen steht nicht das perfekte Kleidungsstück im Mittelpunkt, 
sondern die Experimente mit der gesamten modischen  Silhouette, dem „Kleid-Körper“.
Drapieren kann man am besten mit einem Partner oder einer Partnerin. 
Es geht aber auch allein vor dem Spiegel. Man sollte nicht versuchen, ein Endresultat zu scha�en, 
sondern mit mehreren Versionen experimentieren. Die „Kleid-Körper“ können mit Fotos 
dokumentiert werden. Empfehlenswert zum Drapieren ist Nessel, den man günstig bekommt 
(s. z. B. http://natursto�e-lindemann.de/), und der auch beim Modedesign für Probeteile benutzt wird. 
Es lassen sich aber auch genauso gut Kopfkissenbezüge, Bettlaken, Tischdecken, Sto�reste etc. verwenden. 
Zusätzlich braucht man eine Schere und Steck- oder besser Sicherheitsnadeln sowie ein paar (Gummi-)Bänder.
Bei den folgenden Aufgaben sollen die Schülerinnen und Schüler ihre eigenen „Kleid-Körper“ er�nden 
und dafür ihren ganzen Körper nutzen – auch den Unterkörper, den Kopf und die Füße. 
Die Rückseite und Seiten ansicht wird ebenfalls gestaltet und die Silhouette in der Bewegung  beobachtet.

Schneide in die Mitte des Sto�stücks einen Schlitz für den Kopf und 
ziehe es deinem Partner oder einer Figurine an. 
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Beobachte, wie sich durch Drehen des Sto�es 
die Silhouette des entstehenden „Kleid-Körpers“ 
verändert.

Schneide Schlitze für die Arme und versuche, 
diese in die Gestaltung einzubeziehen. 
Beachte alle Seiten des entstehenden Oberteils. 

Gestalte mit Hilfe von Nadeln eine Vorderansicht, 
die dir gefällt. 
Du kannst jederzeit die Nadeln herausnehmen und 
es neu versuchen.

Kinetisches Kleid 

In Ärmelhöhe schneide das Vorderteil bis zum 
Körper waagerecht ein. 

Zum Abschluss fotogra�ere das Teil von allen 
Seiten und in Bewegung am Menschen. Auf den 
ausgedruckten Fotos kannst du Stellen, die man 
verbessern oder variieren könnte (z. B. lange Ärmel 
oder ein Kleid statt Oberteil), mit Filzstift oder 
 Marker überzeichnen. 

Variation: Erstelle einen Rock aus einem Kissenbe-
zug. Eine Hose ist eine besondere Herausforderung.

Schneide in das letzte Viertel einer Tischdecke 
oder eines Nesselstücks  von circa 1,40 × 1,40 m 
einen waagerechten Schlitz für den Kopf.
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Übung mit einem Kissenbezug

Verwende einen Kissenbezug oder nähe ein ge-
faltetes Nesselstück zusammen. Eine Seite bleibt 
dabei o�en.
Finde Ö�nungen für Arme und Kopf und gestalte 
ein Oberteil, das dir gefällt. 

Durch das Einstecken von Bändern kann man über-
schüssige Sto�weite an den Körper bringen. 

Reiße dir dazu einen dünnen, langen Sto�streifen 
und befestige ihn am Kissenbezug mit Sicherheits-
nadeln. Durch Umschlagen des Bandes oder Ra�en 
des Sto�es kannst du viele neue Formen �nden.
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Anleitung: 
Nähe mit einem dünnen farbigen Faden und einer dünnen 
 Nähnadel auf den schwarzen Markierungen entlang. 
Der Startpfeil gilt für Rechtshänder. Linkshänder nähen 
genau andersherum.
Um den Nähfaden zu befestigen, nähe dreimal in dieselben 
 ersten Markierungen oder halte den Faden am Anfang fest, 
 damit er beim Nähen nicht wieder herausgezogen wird. 

Falte das Blatt bis zu dieser Linie und ziehe mit einem Stift die Markierungen nach, 
die man nach der Faltung nicht mehr sehen kann. Fixiere die Faltung nun durch den Hexenstich.

Überwendlichnaht

Vorstich

Hexenstich

Rückstich

Nun kann man Vorder- und Rückteil nach 
 Geschmack zusammenstecken und 
hat so ein einfaches Kleid gescha�en, 
das jede Bewegung mitmacht. 

Das verwandelte T-Shirt 

Besorge dir ein möglichst 
großes, nicht mehr ge-
nutztes T-Shirt.
Du kannst erst einmal 
versuchen, es anders als 
gewohnt anzuziehen und 
die Ö�nungen für Kopf 
und Arme neu zu nutzen.
Probiere, durch Einschnei-
den an ungewöhnlichen 
Stellen, Abschneiden der 
Ärmel und Verdrehen der 
Teile ein ungewöhnliches 
Top zu kreieren.
Entdecke Variationen!
Kann das T-Shirt auch zur 
Hose werden?
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So kann man aus einem großen Stück Nessel einen 
indischen Sari drapieren: Halte das Tuch an der 
einen Seite vor deiner Brust fest und lasse deinen 
Partner die andere Seite stra� ziehen.

Nun wickelt dein Partner das Tuch einmal locker 
um dich. Dabei sollte es auch um den Kopf 
gewickelt werden.

Drapieren eines Saris

Anschließend wird der Sto� unter deinem Arm entlang geleitet, 
über die Schulter gelegt und in einer Sto�falte festgesteckt.

Variation: Versuche, auch andere Kleidungsstücke zu drapieren, 
z. B. eine römische Toga, einen griechischen Chiton oder afrikanische Gewänder.
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Information für Unterrichtende

Mithilfe des Arbeitsblatts können 
die Schülerinnen und Schüler 
Entwurfs skizzen für ihre Mode-
Kollektionen anfertigen.
Eine einzelne Lineaturzeichnung 
des Paares kann mit dem Kopierer 
auf DIN A4 oder auch DIN A3 ver-
größert werden.  
Auf dem großen Format lassen sich 
gut Entwürfe präzisieren.
Soll „nur“ Männer- oder Frauenmo-
de entworfen werden, wird ein Paar 
einfach auseinandergeschnitten.

TIPP: Werden die Arbeitsblätter hell 
kopiert, sind die Körperkonturen 
weniger dominant und die Schüler 
können freier ihre Ideen einzeich-
nen oder sogar Proportionen 
verändern.

Lineaturzeichnungen von Dürers „Adam und Eva“ 

Gestaltungsideen mit Zeitungspapier 
und Kreppband
Information für Unterrichtende

Aus Zeitungspapier können eindrucksvolle Kleidungsstücke entstehen. Die folgenden Techniken sind nur 
einige Beispiele dafür. Die Zeitschrift DIE ZEIT eignet sich besonders gut für die Herstellung groß�ächiger 
Elemente. Das Kreppband sollte eine hohe Klebkraft haben, sich aber leicht von der Rolle lösen und mit 
den Fingern reißen lassen. Hier lohnt sich die Anscha�ung von Markenartikeln.

1. Zeitungspapier zu schmalen Streifen falten 
und ineinander verweben. Besonders geeignet für 
Röcke, Kettenhemden, Kragen.

2. Hexentreppe: Zwei gefaltete Streifen Papier im 
rechten Winkel übereinanderlegen und mit einem 
Streifen Kreppband �xieren. Die Streifen im Wech-
sel übereinanderfalten. Besonders geeignet für 
au�ällige Gürtel.

3. Drei Streifen gefaltetes Papier �xieren und 
im Flechtmuster falten. Besonders geeignet für 
Schwertergri�e oder Gürtel.

4. Mehrere Seiten Papier an der schmalen Seite 
wenige Zentimeter breit fächerförmig falten und 
aneinander montieren. Besonders geeignet für 
Kragen, Röcke, Fächer.

5. Drei Seiten Zeitungspapier an je einer Ecke mit-
einander verkleben und die Streifen länglich nach 
unten knüllen. Die geknüllten Bahnen miteinander 
ver�echten. Besonders geeignet für Perücken.

KUNST 5 –10 | Heft 47 / 2017Seite 10 KUNST 5 –10 | Heft 47 / 2017

Organisation einer Modenschau 
im Kunstraum
Information für Unterrichtende

Mithilfe der hier vorgestellten Organisation kann sowohl eine Modenschau im Klassenverband, als auch 
im größeren Rahmen (z. B. Einladung der  Parallelklasse) durchgeführt werden. Je nach Zuschauerzahl, 
ist die Anzahl der „Ämter“ größer oder kleiner. Bei einer Vorführung in einer kleinen Klasse sollte wegen 
der sonst zu geringen Zuschauerzahl nur die Minimalbesetzung der Ämter verteilt werden: Neben den 
Designern (die bei der Modenschau auch zuschauen) und den Models sind dies vier Ordner (ebenfalls 
Zuschauer), der Discjockey und der Beleuchter. Eine Moderation durch die Lehrkraft garantiert einen 
zügigen Verlauf der Vorführung.
Weitere mögliche Ämter: Hairstylist, Makeup-Artist, Designer für Plakate und Einladungen, Kamera-
mann/-frau zum Filmen der Präsentation.



















1. Tische, die für den Laufsteg 
zusammengestellt werden 
müssen

2. Stühle für die Zuschauer
3. Tür des Klassenraums 

(da die Models durch die Tür 
kommen, darf der Laufsteg nicht 
weit sein)

4. Stühle als Aufstieg für die 
Models

5. Standort des Beleuchters 
und eventuell des Overhead-
projektors

6. Standort des Discjockeys 
(der Moderator kann auch 
auf dem Laufsteg stehen,
der Choreograf bewegt sich im 
Raum hin und her)

7. Standortvorschlag für 
die übrigen Tische 
(hier können weitere 
Zuschauer sitzen)
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6. Mehrere gefaltete Bahnen Papier fächerförmig 
an der engen Seite �xieren und in der Mitte des 
„Fächers“ von vorne und hinten mit Kreppband 
verbinden. Besonders geeignet als Skelett für bau-
schig angelegte Röcke.

8. Eine geknüllte Papierkugel an einen gerollten 
Stab kleben. Besonders geeignet als Zepter für 
einen „König“.

7. Die Papierbahnen wie unter 6. beschrieben 
vorbereiten und am unteren Ende jeweils aus-
einanderfalten.

10. Die Mitte eines Papierbogens verzwirbeln. 
Besonders geeignet als Blumenmuster oder für 
Kopfbedeckungen.

9. Papier sehr eng und sorgfältig zusammenrollen. 
Dadurch wird der Stab sehr dünn und besonders 
stabil. Besonders geeignet als stabiles Bauteil für 
Skelettkonstruktionen.
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Anleitung zur Organisation der Modenschau

Um eine Modenschau in einem Kunst-oder Klassenraum schnell durchführen zu können, werden viele 
Helfer benötigt. Hier eine Aufstellung der Aufgabengebiete:

Modell: 
Möglichst eng anliegende und einfarbige Kleidung 
tragen, damit die vorgeführte Mode besser zur 
Geltung kommt. Beim Einkleiden ruhig dastehen 
und nicht zappeln. Wenn es Phasen gibt, in denen 
niemand dich einkleiden muss, kannst du den 
anderen helfen.

Modedesigner:
Achte darauf, dass du deine hergestellten Einzeltei-
le sorgfältig lagerst, damit sie nicht kaputt gehen. 
Einzelteile am besten erst am Tag der Präsentation 
zu einem großen zusammensetzen, da große Kos-
tümteile nicht gut gelagert werden können.
Es lohnt sich, auch einmal etwas mehr Zeit in kom-
pliziertere Einzelteile zu investieren. 

Choreograf: 
Überlege dir rechtzeitig, wer in welcher Reihenfol-
ge wann und gegebenenfalls mit wem zusammen 
auf die Bühne gehen soll. Wie oft sollen die Models 
ihre Runden machen? Versuche, einen möglichst 
genauen Zeitplan zu entwerfen. Die ganze Moden-
schau soll insgesamt ca. zehn Minuten dauern. Pro-
biere einzelne Läufe mit den Models vorher nach 
Möglichkeit aus (z. B. in der Pause) und spiele dabei 
die passende Musik ab. Während der Vorführung 
musst du die Models von unterhalb der Bühne un-
bemerkt anweisen und ihnen ihre Einsätze geben.

Beleuchter:
Erkundige dich genau über die technischen Mög-
lichkeiten der Beleuchtung im Vorführraum sowie 
beim Choreografen und dem Moderator nach dem 
Ablauf der Show. Achte auf deine Einsätze! Deine 
Aufgaben: Abdunkeln des Raums, Löschen des 
Lichtes zu Beginn der Modenschau, Erhellen des 
Raums am Ende der Modenschau, gute Ausleuch-
tung der Models während der Vorführung.

Ordner:
Die Ordner sorgen dafür, dass der Raum am Tag der 
Vorführung schnell umgebaut werden kann. Die 
Schultaschen und Jacken müssen schon zu Beginn 
der Stunde am Rand gelagert werden.
Kurz vor Beginn der Show müsst ihr innerhalb 
kurzer Zeit, aber ohne großen Lärm (zu zweit die 
Tische anheben!), den Raum in einen Vorführsaal 
verwandeln.
Baut dazu einen Laufsteg aus Tischen diagonal 
durch den Unterrichtsraum (s. Skizze). Am Fußende 
müssen Stühle stehen, damit die Models leichter 
auf die Tische klettern können. An der gegenüber-
liegenden Seite ist es für die Au�ührung wirkungs-
voll, wenn eine T-Form zum Wenden entsteht.
Nach der Vorstellung muss der Raum von euch 
schnell wieder in den Ausgangszustand zurückver-
setzt werden.

Discjockey:
Mach dich mit der Technik der Musikanlage ver-
traut. Teste die Funktion der Lautsprecher. Höre 
dir die Musikstücke vorher an. Beim Ablauf der 
Modenschau musst du während der Sprechphasen 
des Moderators die Musik entsprechend regulieren. 
Mal steht die Musik im Vordergrund, mal die Worte 
des Moderators.

Aufräumdienst:
Dieser sorgt für einen sauberen Boden und saubere 
Tische zu Beginn und nach Ende der Präsentation.

Moderator:
Verscha�e dir einen Überblick über die Präsenta-
tionen. Wer hat an welchem Modell mitgearbeitet? 
Was sind die Besonderheiten bei diesem Out�t? 
Wie sieht das Model in dieser Kleidung aus? All das 
muss in einem lockeren, unterhaltsamen Plau-
derton an das Publikum weitergegeben werden. 
Du musst durch die gesamte Show führen. Diese 
Aufgabe kann auch zu zweit übernommen werden. 
Bedenke allerdings, dass die Vorführung der Mo-
dels und nicht deine Moderation im Vordergrund 
stehen sollen!
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Bauanleitung Maske 

Eine Maske für eine Modenschau

Nicht jeder möchte die im Unterricht gefertigte Kleidung in der Ö�entlichkeit 
 präsentieren. Diese Maske ist einfach zu bauen, kann aufwändig oder gar nicht 
 gestaltet werden und hilft, die Scheu vor einem Auftritt zu überwinden.

1. Schneide die Abbildung an den dicken Linien aus und klebe sie auf Karton 
(z. B. auf eine leere Müsli-Verpackung).  

2. Schneide den Karton nun an der Maskenkontur aus, sodass du eine stabile 
Maskenform erhältst. Steche die Löcher für die Augen mit der Schere zunächst 
vor und schneide sie anschließend aus. 

3. Knicke als Rechtshänder den Abschnitt A nach außen ein und rolle ihn um 
einen alten, langen Pinselstil und klebe ihn fest. 

4. Bemale und/oder beklebe die Maske nach Belieben.
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